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Natie en cinema
Hoewel er geen eensgezindheid bestaat over concepten als ‘naties’ en 
‘nationalisme’, blijven deze sinds de 19de eeuw een centrale plaats opei-
sen binnen politieke en ruimere maatschappelijke debatten. Dit voorjaar 
focust Film-Plateau op de relatie tussen film, natie en beleid. Deze pro-
grammering, die past binnen een nieuw doctoraatsonderzoek binnen het 
CIMS (Centre for Cinema and Media Studies), onderzoekt hoe naties en 
nationalisme in films worden gerepresenteerd, en op welke manier film-
makers hierover reflecteren. Dit kan gaan van een expliciete behandeling 
van de natiethematiek binnen de narratie, over het gebruik van nationale 
symbolen, tot een eerder impliciete reflectie door middel van de setting, 
taal, en connotatieve elementen. 
Skammen (Schaamte, 1968) van Ingmar Bergman vormt het bewijs dat 
voor deze reflectie niet steeds een concrete realiteit nodig is. Skammen 
handelt over de burgeroorlog in een onbepaald land en schetst treffend 
de waanzin van iedere oorlog. Op een veel implicieter niveau kan ook de 
Amerikaanse spektakelklassieker King Kong (1933) gezien worden als een 
allegorie voor de migrantenvrees in de Verenigde Staten tijdens de grote 
depressie. De reusachtige aap staat hierbij dan voor de vreemde indringer 
die door de Amerikaanse samenleving eerst als fascinerend, maar vervol-
gens als bedreigend wordt beschouwd. 
De historische film is traditioneel het genre waarin (de constructie van) 
een natie het sterkst naar voren komt. Novecento (1976, vertoning in twee 
delen) is een kroniek die start in 1900 en gaandeweg een beeld schetst van 
de veranderende Italiaanse maatschappij en de opkomst van het fascisme. 
De film eindigt net na de Tweede Wereldoorlog, wat een zeer dankbaar 
thema is voor de reflectie over naties, nationalisme en patriottisme. 
De Tweede Wereldoorlog komt in heel wat films uit onze selectie terug. 
Zo vertelt Un condamné à mort s’est échappé (1956) het waargebeurde 
verhaal van de ontsnappingspogingen van een krijgsgevangene. Robert 
Bresson doorspekte zijn film met reflecties over het Franse verzet, de 
bezetters, en de zin en onzin van nationaliteiten. In John Hustons film 
noir Key Largo (1948) fungeert Humphrey Bogart als de verpersoonlijking 
5van de teruggekeerde Amerikaanse soldaten. Het verwerkingsproces van 
de Tweede Wereldoorlog en, op een dieper niveau, de hieraan gelinkte 
opkomende communistenhaat in de Verenigde Staten vormen centrale 
thema’s in deze film. Hetzelfde verwerkingsthema vinden we terug in 
Vincente Minnelli’s An American in Paris (1951), over een Amerikaanse 
schilder die na de oorlog in Parijs is gebleven. Deze canonieke musical 
kent echter een fundamenteel verschillende behandeling van het thema. 
De laatste film in deze reeks is Germania anno zero (1948), het derde deel 
van Roberto Rossellini’s trilogie over de Tweede Wereldoorlog.
Federico Fellini zette zijn eerste filmstappen onder de hoede van Rossellini, 
maar in Fellini Satyricon (1969) zijn er nog nauwelijks sporen van zijn 
neorealistische roots terug te vinden. Deze film handelt over de decaden-
tie in het Rome van de eerste eeuw, maar valt tegelijkertijd te bekijken 
als een schets van de Italiaanse maatschappij eind de jaren 1960, waarin 
de hippiecultuur floreert. Diezelfde hippiecultuur - in een Amerikaanse 
versie - vinden we ook terug in Zabriskie Point (1970) van Michelangelo 
Antonioni, een film die duidelijk de Amerikaanse maatschappij ontleedt 
en bekritiseert. Een volledig andere Amerikaanse subcultuur, namelijk die 
van de oorspronkelijke bevolking van de Verenigde Staten, komt aan bod 
in Cheyenne Autumn (1964). Deze western van John Ford vormt een rake 
bezinning over het onrecht dat deze bevolking werd aangedaan door de 
Europese kolonisten die zichzelf een land toe-eigenden.
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As long as it takes
Tijdens het voorjaarsseizoen zoomt de onderzoeksgroep S:PAM (Studies 
in Performance Art & Media) in op een welbepaalde filmtechniek die de 
stijl heeft bepaald van vele grote regisseurs en die tot een bijzondere 
esthetische traditie heeft geleid. Het thema ‘As long as it takes’ toont 
films van regisseurs die de long take tot een ware kunst hebben weten 
te verheffen door er een poëtische, meditatieve meerwaarde aan toe 
te kennen, claustrofobische spanning op te bouwen of een strak en af-
standelijk estheticisme te evoceren. De long take is een ononderbroken 
shot dat langer duurt dan gemiddeld (relatief gezien, afhankelijk van de 
periode en het genre van de film) en dat ons zo confronteert met tijd in 
